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En el transcurso de los siglos XV y XVI, los acontecimientos se multiplican de manera asombrosa; se produce el auge de las 
ciudades, nuevos descubrimientos geográficos posibilitan una ampliación del mundo conocido; Europa vive en continuas guerras 
tanto religiosas como políticas; en el siglo XVI, los reyes triunfan sobre la nobleza y se crean las grandes monarquías (excepto Italia 
y Alemania). El hombre comienza a creer en sí mismo, el comercio adquiere una gran importancia. Aparece la imprenta y surge el 
humanismo, que es el movimiento intelectual del Renacimiento. 
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Contexto histórico-artístico 
En el transcurso de los siglos XV y XVI, los acontecimientos se multiplican de manera asombrosa; se produce el auge de 
las ciudades, nuevos descubrimientos geográficos posibilitan una ampliación del mundo conocido; Europa vive en 
continuas guerras tanto religiosas como políticas; en el siglo XVI, los reyes triunfan sobre la nobleza y se crean las grandes 
monarquías (excepto Italia y Alemania). 
El hombre comienza a creer en sí mismo, el comercio adquiere una gran importancia. Aparece la imprenta y surge el 
humanismo, que es el movimiento intelectual del Renacimiento.  
Este movimiento revaloriza la dignidad del espíritu humano y trata de relacionar la cultura de la época con la 
Antigüedad clásica. 
El arte del Renacimiento es una vuelta a los cánones clásicos. Se trata de una exaltación del hombre y del mundo; el 
hombre recupera la confianza en sí mismo. 
En la pintura y la escultura, los desnudos son muy frecuentes. Se muestra la belleza del cuerpo humano; en ocasiones, 
sobre un fondo de paisajes idílicos. La arquitectura se caracterizó por un gran sentido de la proporción y de la simetría.  
Rasgo característico del hombre renacentista fue el afán de saber. Esto conducía al hecho de que un mismo personaje 
dominara varias especialidades; por ejemplo, que un escultor fuese a la vez pintor, arquitecto, poeta... Un destacadísimo 
representante de esta fusión de varias actividades fue Leonardo da Vinci, que además de artista fue investigador, y diseño 
diversas máquinas. 
En el mundo del pensamiento renacentista es un hecho notable el resurgir del idealismo platónico. Renació también el 
escepticismo, aunque aún no tenía carácter antirreligioso. 
En España, el movimiento filosófico renacentista observa una tendencia netamente cristiana, y a partir del Concilio de 
Trento, se enfrenta con el protestantismo. 
En el Renacimiento se produjeron también diversos descubrimientos, que abarcan desde las ciencias naturales, la física, 
etc., hasta una nueva concepción geográfica del mundo. 
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1.- ALGUNAS INNOVACIONES QUE DEFINEN EL RENACIMIENTO MUSICAL 
 Creación y culminación de la polifonía vocal. 
 No existe música instrumental pura. En un principio, los instrumentos realizaban 
una labor de acompañamiento. 
 Se produce cambios en la anotación musical; por ejemplo, en algunas ocasiones 
dejan las cabezas de las notas en blanco, aparecen indicaciones de tiempo... 
 Se realizan los primeros intentos de imprimir música. 
 Los compositores prestan mucha atención y respeto a las palabras a las que ponen 
música. 
 El contrapunto (nota contra nota), la combinación simultánea de voces o partes, es 
más homogéneo; esto se logra manteniendo la imitación de los motivos breves. 
 El músico abandona su constante ir y venir, y se vuelve más sedentario. 
 La devoción a María, que había sufrido una cierta caída, renace con fuerza y hace 
que muchos músicos vuelvan a ponerse al servicio de la Iglesia; los mayores logros 
musicales se producen en el terreno de la música religiosa. 
 La danza despierta gran entusiasmo. 
 El cromatismo (uso de notas ajenas a una escala) fue un importante recurso técnico 
muy empleado a finales del período. 
 Comienza a aparecer instrumentistas muy hábiles que irán sentando las bases del virtuosismo. 
2.- TEORIZADORES  
En el Renacimiento, la producción musical se extiende por toda Europa. Es una etapa propicia, tanto para la práctica 
musical como para la investigación de los fenómenos acústicos. Nuevas teorías musicales, no exentas de polémica, 
aparecen en distintos países. 
Teorizadores importantes fueron: 
 JOHANNES DE TINCTORIS (ca. 1435-1511), entre cuyos numerosos escritos figura el más antiguo diccionario 
musical impreso (ca. 1475) 
 FRANCHINO GAFORI O GAFFURIO (1451-1522), que tuvo ya en su tiempo reputación como renovador de la música, 
no sólo por su importante labor teórica, sino por sus composiciones. 
 GIOSEFFO ZARLINO (1517-15909, autor de estudios teóricos, particularmente sobre acústica, considerados como 
valiosos aún hoy. 
 BARTOLOMÉ RAMOS DE PAREJA (ca. 1440-?), que propuso por primera vez (1482) el llamado “temperamento 
igual” (división de la octava en doce intervalos iguales: los semitonos). 
3.- EVOLUCIÓN Y PRINCIPALES ESCUELAS  
Los más sobresaliente de la música renacentista se produjo en torno a la música religiosa, tanto católica como 
protestante, y a las escuelas o los países donde la música alcanzará más difusión e importancia.  
Escuela franco-flamenca. Durante el siglo XV, los músicos flamencos alcanzaron un auge desconocido hasta entonces. 
Estaban bien organizados profesionalmente y tenían una posición más estable, al servicio de capillas reales o papales, 
estas circunstancias favorables facilitaron el desarrollo de la vida musical. 
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Entre los compositores más destacados dentro de este movimiento tenemos a: 
 GILLES BINCHOIS (ca. 1400-1460) 
 GUILLAUME DUFAY (antes de 1400-1474) 
 JOHANNES OCKEGHEIM (1430-1495) 
 JOSQUIN DES PRÉS (ca. 1440-1521) 
 ORLANDO DI LASSO O DI LASSUS (ca. 1531-1594) 
 
Escuela italiana. En el Renacimiento musical italiano ejercieron fuerte influencia los franco-flamencos. El nuevo estilo se 
impuso lentamente. 
La labor más destacada de este periodo se realiza en torno a la: 
a) Música religiosa: La escuela romana y veneciana. 
b) Música profana: los madrigalistas. 
Como destacados compositores de madrigales podemos citar a: 
 ADRIAN WILLAERT (ca. 1480-1490-1562) 
 ANDREA GABRIELLI (ca. 1510-1586) 
 CARLO GESUALDO (1560-1613) 
 
Casi toda la actividad musical de la escuela romana se realiza en torno a la Capilla Sixtina. Las principales cualidades de 
la polifonía de esta escuela son la sobriedad y el equilibrio. 
En este grupo de músicos, cantores y compositores sobresale la figura de Giovanni da Palestrina (1526, según la fecha 
últimamente establecida-1954), máximo exponente de la escuela romana. Representó, junto con Orlando di Lasso y 
Tomás Luis de Victoria, la culminación de la polifonia religiosa. 
La basílica de San Marcos (Venecia) contaba con una importante capilla. Eso convirtió a Venecia en la ciudad más 
importante desde el punto de vista musical de la segunda mitad del siglo XVI. 
Aportó novedades como: 
 Separar los coros. Esta separación o división de los coros era ya técnica conocida. Tanto Willaert como Andrea 
Gabrielli compusieron varias obras bajo estos conceptos y consiguieron unos nuevos efectos acústicos. 
 Emplear una escritura musical distinta para los instrumentos, como clara separación del coro polifónico. Giovanni 
Gabrielli (sobrino de Andrea) fue el impulsor de esta nueva concepción musical, consistente en oponer coros 
polifónicos a coros instrumentales. 
 
Escuela española. La música cortesana española durante el reinado de los Reyes Católicos tuvo, en efecto, un gran 
florecimiento; la canción polifónica con texto amoroso, generalmente a tres o cuatro voces solas o acompañadas con 
instrumentos, es una de las glorias musicales de la época. También fue notorio el auge conseguido por la danza cortesana, 
cuya práctica hizo que se se convirtiera en uno de los acontecimientos sociales más destacados, tanto entre la realeza 
como entre la nobleza. 
La época de la polifonía es, sin ninguna duda, una de las más brillantes de la música española. Los Reyes Católicos, por 
ejemplo, tuvieron una excelente capilla musical. La música española se distingue por la profundidad y el misticismo o 
expresivismo dramático; los procedimientos que se emplean son de gran sencillez, tanto en la forma como en la escritura. 
La música vocal polifónica profana fue intensamente cultivada; destacan principalmente, el villancico, el romance y el 
madrigal, muchos de ellos recopilados en colecciones como, por ejemplo, el Cancionero del Palacio. 
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Madrigal. Es una canción polifónica; en su evolución adoptó las siguientes formas: 
1ª Escritura vertical, es decir, coincidencia rítmica de las voces. La melodía la lleva la voz superior. Normalmente a 
cuatro voces, en forma homófona y polifónica mixtas. 
2º Está escrita a cinco voces (incluso a seis). Los textos ocupan un lugar preferente, aparecen rasgos manieristas; 
surgen, asimismo, otros elementos musicales, como tañidos de campanas, cantos de pájaros... 
3º Adquieren relevancia lo dramático y lo virtuosismo; se acrecientan la importancia del texto y la inclusión de rápidas 
escalas ascendentes que sugieren imágenes de distintos estados de ánimo (excitación, angustia...). 
Sobresalen compositores como: 
- JUAN DEL ENCINA (¿1469-1529?) 
- CRISTOBAL DE MORALES (ca. 1500-1553) 
- FRANCISCO GUERRERO (1527-1599) 
- TOMAS LUIS DE VICTORIA (1549-1611) 
Tomas Luis de Victoria (1549-1611). Nació en Ávila. Después de realizar estudios en España se trasladó a Roma, 
protegido por Felipe II, e ingresó en el Colegio Germánico de la Compañía de Jesús. Allí parece que tuvo como maestro a 
Palestrina; en todo caso, entre ambos hubo un indudable intercambio de influencias. Poco después de su regreso a 
Madrid, entró como organista en el convento de la Descalzas Reales, y desempeñó esas funciones por el resto de sus días. 
Está enterrado en el monasterio.  
Tenía profundas convicciones religiosas, y su personalidad encaja perfectamente en la corriente contrarreformistas 
española de la época. Dedicó toda su producción musical a temas religiosos. Como características de su estilo se pueden 
destacar la gran claridad formal, la original en materia de armonía y la riqueza inventiva.  
Escuela alemana. La polifonía que practicaron los maestros alemanes practicaron procedía de Notre-Dame (París); 
también recibieron la influencia de los franco-flamencos.  
Un hecho capital condicionó el desarrollo de la música religiosa: la Reforma. 
Con este hecho histórico de por medio, la producción musical puede dividirse entre: 
 Músicos de la Reforma, encabezados por Lutero, quien conocía perfectamente la técnica de la composición. 
 Músicos católicos, entre los que se destacó Phillippe de Moms o Fillippo da Monte (ca. 1521-1601), uno de los 
compositores más celebres de su tiempo. Compuso más de mil madrigales -sagrados o profanos-, y volcó su fe 
profunda y su sincera piedad en misas y motetes de gran valor litúrgico y musical. 
 
Escuela inglesa. Durante mucho tiempo, la música inglesa acusó cierto retraso respecto de la que se practicaba en el 
resto de Europa, debido, principalmente, a que se había desarrollado en la corte, en las catedrales, en los monasterios, 
etc., y estaba un tanto cerrada a posibles influencias. 
El hecho de la Reforma fue decisivo, y los cambios que se produjeron afectaron profundamente a la música. Una de las 
épocas de mayor esplendor es la del reinado de Isabel I (conocida como era isabelina). 
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De entre los músicos ingleses conviene citar a: 
 JOHN TAVERNER (ca. 1495-1545) 
 WILLIAM BYRD (ca. 1543-1623) 
 THOMAS TALLIS (entre 1505 y 1511-1585) 
 RLANDO GIBBONS (ca.1583-1625) 
 CHRISTOPHER TYE (ca. 1497-1572 o 1573) 
4.- MUSICA INSTRUMENTAL 
En el Renacimiento, los instrumentos musicales sufrieron modificaciones, tanto en su construcción como en su 
acabado. Así fueron aumentando, poco a poco, sus posibilidades expresivas y técnicas, y los compositores podían 
encomendarles partes cada vez más importantes. 
Los instrumentos musicales se unieron a las voces de humanas; al principio en posiciones discretas, y más tarde con un 
papel más relevante, hasta que se llegó a una música exclusivamente instrumental -orquesta o pequeños conjuntos-, que 
tenían un papel destacado especialmente en la música para baile.  
Se observa preferencia por los instrumentos de arco a de tecla, más apropiados para la música intimista, como la de 
cámara, en detrimento de los instrumentos de viento, menos adecuados y de menores posibilidades técnicas y artísticas, 
por no hallarse aún suficientemente perfeccionados.  
La invención de la imprenta marcó un hito en la historia de la música instrumental. Pero, ¿como era el arte instrumental 
anterior al invento de Gutenberg? 
Las ilustraciones de los manuscritos y las esculturas de las catedrales describen una amplia variedad de instrumentos, 
con frecuencia en conexión con el canto o la danza, y sugieren la interpretación solista o la de conjunto. 
Se sabe que los campesinos tocaban instrumentos como acompañamiento para sus rústicas danzas. Según los Conseils 
aux jonglers, escritos por Guiraut de Calanson en 1210, un juglar debía ser capaz de tañer por lo menos diez instrumentos. 
En suma, hay abundantes testimonios de que los instrumentos tenían un papel vital en la vida musical del medievo en 
todos los niveles sociales, aunque sólo se hayan conservado unas cuantas piezas instrumentales. Varios factores explican 
probablemente esta situación: la interpretación instrumental estaba a cargo sobre todo de los juglares y los ministriles, 
cuya música nunca se escribió, o se ha perdido; por otra parte, los campesinos transmitieron su repertorio de melodías de 
canciones y de danzas de forma oral. Al parecer, en todos los estamentos, la música vocal constituía la fuente principal de 
inspiración para la interpretación instrumental.  
En el siglo XVI, toda la música vocal podía ser interpretada con instrumentos, pero también abundaban las 
recopilaciones de polifonía sin texto, seguramente destinadas específicamente a la práctica instrumental. 
Los instrumentos se asociaban libremente, pero se tendió progresivamente a hacerlo por familias. A partir de 1550 y 
especialmente a finales de siglo, aparecieron obras de música de cámara para instrumentos específicos (Tallis, Byrd). No 
obstante, salvo precisiones concretas, lo normal era utilizar flautas, violines o violas de brazo en los agudos; laúdes, arpas, 
cistros o mandorlas en los intermedios, y órganos, bajos y contrabajos de viola en los bajos. 
Desde la época de las cruzadas, pareció establecerse una distinción entre los instrumentos que se tocaban en el 
exterior, en acontecimientos públicos como torneos o combates (los llamados altos instrumentos) y aquellos cuyo sonido 
estaba destinado a espacios interiores (los bajos instrumentos). Esta separación funcional se mantuvo viva en las 
costumbres europeas del siglo XVI, materializada en la oposición entre conjuntos al aire libre y conjuntos de cámara. 
Desde la primera mitad del siglo XVI, se empleaban bordones para sostener la melodía y percusiones para conferir un 
acento rítmico a la danza. Se iniciaba la especialización de los instrumentos. Para la danza, por ejemplo, se preferían la 
flauta y el tambor (o la vihuela de arco), el salterio, la guiterna o también la cítola (bajos instrumentos); para las 
procesiones, las trompetas, las trompas y la bombarda (la reina de los altos instrumentos); y para la música religiosa, el 
órgano y las campanas (aunque podían añadirse otros instrumentos como los que figuran, por ejemplo, en las esculturas 
de los ángeles músicos que adornan el pórtico de algunas catedrales: laúdes, guiternas, salterios, vihuelas de arco, arpas, 
bombardas, cromornos). 
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Por lo general, las partes se expresaban en notación medida como en el arte vocal, y no se adornaban. 
En Inglaterra, a finales de siglo, eran frecuentes los consorts de violas, como los Broken consorts de Thomas Morley, 
que contienen la transcripción de piezas más antiguas orquestadas para flauta, violín, cristo (o cítola) y mandorla (o 
mandola). 
Los grupos de instrumentos fueron adquiriendo poco a poco un nuevo estatus que los liberaba de su papel de meros 
acompañantes de la danza, de doblamiento o divertimento. Con las Sacrae symphonie (1597), de Giovanni Gabrielli (1554-
1512), se incluyeron además en una formación que ya puede considerarse orquesta En esta obra, aparecen indicados con 
precisión los timbales para dos grupos que se responden. 
A partir de esta época, se consolidaron ciertas características que diferenciaron claramente la música vocal de la 
instrumental. 
 
Música instrumental Música vocal 
Inclusión de saltos en la línea melódica Melodía más lineal 
El registro depende de las características del instrumento Tesitura más reducidas 
Ritmos marcados Ritmos naturales 
Velocidad Menor rapidez 
Ornamentaciones y notas de adorno improvisadas Menos ornamentos 
 
5.- LAÚD, VIHUELA Y ÓRGANO 
Estos instrumentos -entre otros- tuvieron un relevante papel en la época que nos ocupa. Para ellos se escribieron 
numerosas composiciones. Ocuparon lugares de privilegio, tanto en los salones de baile como en las reuniones más 
próximas a lo que hoy podríamos entender como conciertos. 
Compositores destacados de obras para estos instrumentos fueron: 
 FRANCESCO DA MILANO: laúd. 
 LUIS MILÁN (ca. 1500-después de 1561): vihuela 
 ALONSO MUDARRA (?-1580): vihuela 
 ANTONIO CABEZÓN (1510-1566): órgano. 
 
Vihuela. España contaba con un instrumento propio, la vihuela de mano, que puede considerarse un equivalente del 
laúd. También se encontraba en Italia, donde se denominaba viola o vero lauto (“verdadero laúd”), aunque su uso fue más 
restringido. 
La afinación y la técnica del laúd y la vihuela de mano son muy semejantes, como también lo son la lectura de la 
tablatura y el repertorio. Sólo la construcción y, por consiguiente, el timbre difieren ligeramente: la vihuela de mano 
recuerda por su forma a una enorme guitarra de reverso liso o algo abombado. Además, fue un elitista. 
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Los principales libros de vihuela que se han conservado aparecieron entre 1536 y 1593. Están firmados por Luis Milán 
(1500-1561), Luis de Narváez (1500-1550), Alonso de Mudarra (1510-1580), Diego Pastor (1509-1557). 
Guitarra. En España, la guitarra del siglo XVI era una pequeña vihuela dotada sólo de cuatro coros (cuatro filas de 
cuerdas dobles). Su repertorio es semejante de la vihuela o el laúd. 
En París se publicaron, entre 1551 y 1555, varios volúmenes de música para guitarra cuyos autores eran a su vez 
editores y compositores de laúd (aunque la tablatura de guitarra es más simple, las composiciones para este instrumento 
son muy parecidas a las de laúd). 
Aunque los acontecimientos son muy confusos, puede asegurarse que existen instrumentos de teclado desde el siglo 
XVI.  
De perfeccionamiento de algunos instrumentos, como el organistrum o chifonía (zanfoña), el tymbalon (címbalo, 
dulcimer o salterio) o el exaquier (nombre relacionado con ajedrez, por las teclas blancas y negras), surgieron en el siglo XV 
el clavicordio y el clave.  
Órgano. Durante el Renacimiento, el órgano llamado en ocasiones “clásico” se enriqueció con nuevos registros y con un 
tercer teclado manual. A su vez, su extensión llegó a las cuatro octavas. 
 
 
 
En España, los archivos demuestran que el órgano era un instrumento de implantación antigua y sólida. Sin embargo, 
los primeros textos escritos para órgano no aparecieron hasta el segundo tercio del siglo XVI, con las obras de Antonio de 
Cabezón (1510-1566), Pedro Alberto Vila (1517-1582), Soto de Langa (1534-1619) y Francisco Salinas (1533-1594). Lo 
depurado de la técnica de estos compositores demuestra que, efectivamente, eran depositarios de una larga tradición.  
6.- COMIENZOS DE LA ÓPERA 
La ópera se basa en la unión del teatro, de la música y de la coreografía. 
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Durante los siglos X, XI y XII surgieron los dramas litúrgicos, donde alternaban partes cantadas y habladas (siempre en 
latín). Ya en el siglo XV, cantadas sólo en parte, y en lengua italiana, encontramos las sagradas representaciones que 
incluían espectáculos cantados para celebrar la Navidad. 
El aporte de Claudio Monteverdi (1567-1643) fue decisivo para la continuidad de la incipiente ópera. 
 ● 
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